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ÖZ

Çalışma, çürüme olgusunu bilimsel tanımların ötesine taşıyarak, felsefi ve sanatsal düzlemler 
arasında dolaşan çok katmanlı bir estetik ve varoluşsal mesele olarak ele almayı amaçlar. 
Geleneksel estetik anlayışta genellikle bir yok oluş veya bozulma olarak kodlanan çürüme; 
araştırmada zamansallık, hiçlik, döngüsellik, ölüm ve yeniden doğuş gibi insan varoluşunun 
temel meseleleriyle iç içe geçmiş ontolojik bir deneyim olarak yeniden düşünülür. Heidegger’in 
dünyaya düşmüşlük (verfallen), Nietzsche’nin çöküş/yozlaşma (decadence), Kristeva’nın iğrenç 
(abject) kavramları ve Cioran’ın varoluşsal melankolisi ekseninde temellendirilen bu süreç; yıkım 
estetiğinin yanı sıra anlamın çözülmesiyle gelen farkındalık bilinci olarak incelenmektedir. Söz 
konusu kuramsal çerçeve, çağdaş sanatta Dieter Roth’un Grosser Gartenzwerg, Silas Inoue’nun 
Infrastructure, Michel Blazy’nin Sculptcure, Sam Taylor-Wood’un Still Life ve Mire Lee’nin Black 
Sun adlı çalışmalarında görünür olur. Her bir eser, çürümeyi salt görsel bir temsil olmaktan çıkarıp 
bedensel ve algısal bir deneyime dönüştürerek, bu estetik evrimin farklı düşünsel boyutlarını 
örnekler. Makale, çürümenin ontolojik bir kategori olarak sanat yapıtının kalıcılığı, zaman algısı 
ve bedenle kurduğu ilişkiyi nasıl yeniden tanımladığını tartışır. Sonuç olarak çürüme estetiği, 
modern sanatın ölüm temsillerini aşarak, çağdaş sanatta varlığın içsel çözülüşünü ve anlamın 
dinamik doğasını düşünmeye davet eden varoluşsal bir deneyim alanı olarak konumlandırılır.
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The Aesthetics of Rotting: Conceptual and Contemporary Layers of 
Deterioration in Art

Abstract

This study aims to address the phenomenon of decay beyond its scientific definitions, positioning 
it as a multilayered aesthetic and existential issue navigating between philosophical and artistic 
planes. In traditional aesthetics, decay is generally coded as a form of dissolution or degradation; 
however, in this research, it is reconsidered as an ontological experience intertwined with core 
questions of human existence such as temporality, nothingness, cyclicity, death, and rebirth. 
Formulated within a theoretical framework based on Heidegger’s fallenness (verfallen), 
Nietzsche’s critique of decadence (decadence), Kristeva’s concept of the abject (abject), and 
Cioran’s existential melancholy, this process is examined not only as an aesthetic of destruction 
but also as a consciousness of awareness brought about by the dissolution of meaning. This 
theoretical framework manifests in contemporary art through Dieter Roth’s Grosser Gartenzwerg, 
Silas Inoue’s Infrastructure, Michel Blazy’s Sculptcure, Sam Taylor-Wood’s Still Life, and Mire Lee’s 
Black Sun. Each artwork removes decay from being a purely visual representation and transforms 
it into a bodily and perceptual experience, exemplifying different intellectual dimensions of this 
aesthetic evolution. In this context, the article discusses how decay, as an ontological category, 
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redefines the artwork's permanence, the perception of time, and its relationship with the body. 
Consequently, the aesthetics of decay surpasses the representations of death in modern art and 
is positioned in contemporary art as an existential field of experience that invites contemplation 
on the internal dissolution of being and the dynamic nature of meaning.

Keywords: Aesthetics of Decay, Contemporary art, Process art, Materiality, Anti-aesthetics

1. Giriş
Organik maddelerin zamanla daha basit 
bileşenlere ayrıştığı doğal bir süreç olarak 
tanımlanan çürüme, genellikle olumsuz 
çağrışımlarla ilişkilendirilse de ekosistem 
içinde döngüselliği sağlayan temel bir me-
kanizmadır (Zhan, 2024: 59-60). Bir şeyin 
bozulması, yok olması, değerini yitirmesi 
anlamına gelen bu süreç; insan varoluşu-
nun temel meseleleri olan zaman, yaşam 
ve ölümü odak alan varoluşçuluk felsefe-
siyle ilişkilendirilmekte, insan yaşamının 
geçiciliği ve ölümle yüzleşme bağlamında 
ele alınmaktadır. Bu yönüyle, fiziksel çö-
zülmenin ötesinde, anlamın ve öznenin 
sınırlarının çözülmesini anlatan bir olguya 
dönüşerek, insanın yaşamındaki geçiciliği 
kabul etmesi ve bu geçicilik içinde kendi 
anlamını yaratma çabasını simgeler. Varo-
luşçuluk ve nihilizm ekseninde, yaşamın 
geçiciliği ve anlamsızlığı karşısında çürüme, 
ontolojik ve etik bir mesele haline gelir. 
Buna karşın çürüme, felsefi düzlemde bir-
birini onaylayan düşünceler silsilesini takip 
eder şekilde ele alınmaz; aksine öznenin 
konumuna dair gerilimler barındıran bir 
tartışma alanı olarak, Batı merkezli steril 
estetik anlayışın ve kurumların dayattığı 
bozulmamış güzellik normlarını sorgulatan 
eleştirel bir zemin olarak düşünülür. Çürü-
yen bedeni ya da çözülen/bozunmuş mad-
deyi, öznenin sınırlarını ihlal eden tiksinti 
ve düşünsel bir yüzleşme uyandıran nes-
ne olarak ele alan Julia Kristeva (2014), bu 
durumu iğrenç (abject) kavramıyla açıklar. 
Kristeva’da özne-nesne gerilimi üzerinden 
bedensel bir tepki olarak okunan çürüme, 

Heidegger’de (2021) orada-varlığın (dase-
in) yapısal bir durumu olarak ele alınır ve 
varoluşun sıradanlığa düşüşünü ifade eden 
dünyaya düşmüşlük (verfallen) kavramıyla 
ontolojik bir zemine oturur. Burada, Kris-
teva’nın iğrenç (abject) kavramıyla vurgu-
lanan sınırların çözülmesi ile Heidegger’in 
dünyaya düşmüşlük (verfallen) kavramı 
arasındaki ontolojik ayrım; birinin varlığın 
duyusal bir reddini içerdiğini, diğerinin ise 
varoluşsal bir sürüklenişi ifade ettiğini or-
taya koyar. Ancak bu iki kavramı doğrudan 
özdeşleştirmekten kaçınmak gerekir, çünkü 
birinde biyolojik bir tiksintinin estetiği, di-
ğerinde ise varlığın kendine yabancılaşma 
riski barınmaktadır. Nietzsche (2011b: 43, 
47) ile bu düşüş, fiziksel bir süreç olan çü-
rümeyi kültürel, ahlaki ve varoluşsal çökü-
şü de getiren bir duruma dönüştürür. Fakat 
bir son olarak düşünülen çürüme, Nietzsc-
heci bağlamda yeni değerlerin doğumuna 
zemin hazırlayan bir değişim süreci olarak 
algılanır. Nietzsche’nin aksine Emil Cioran 
(2011) ise çürümeyi, insanlığın “muhteşem 
boşunalığının” çatışmalı ve mücadeleci bir 
vasiyeti olarak nihilist bir perspektiften ele 
alır. Nietzsche’de bir oluş ve aşma olanağı 
olarak beliren çürüme, Cioran’ın perspek-
tifinde herhangi bir aşkınlık vaat etmeyen 
mutlak bir hiçlik ve anlamsızlık duraklama-
sına dönüşerek felsefi bir karşıtlık oluştu-
rur. Diğer yandan, çağdaş sanatta bir este-
tik nesne olarak konumlandırılan çürüme, 
postmodernizmin sanatı estetikten uzak-
laştırma ve salt düşünsel bir edime indirge-
me riskini de bünyesinde barındırarak, nes-
nenin kendi fiziksel dehşetini kurumsal bir 
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beğeni nesnesine dönüştürme tehlikesiyle 
karşı karşıyadır.

Söz konusu felsefi gerilim üzerine inşa edi-
len çürüme kavramı, doğanın işleyişiyle 
sınırlı kalmayıp kültürel anlam üretiminin 
de merkezine yerleşir. Ancak çağdaş sa-
natın çürümeyle kurduğu bu ilişki, gele-
neksel anlamdaki estetik kavramı ile sanat 
nesnesi arasındaki gerilim üzerinden de 
incelenmelidir. Klasik estetik anlayış, çü-
rümeyi çirkinlik ya da bozulma üzerinden 
dışlarken, çağdaş sanat bu olguyu anti-es-
tetik bir yaklaşım içinde, sanatın temel bir 
sorunsalı durumuna ulaştırır. Dolayısıyla 
bu araştırmada güzellik ideasına dayalı bir 
yargı biçimi olarak algılanan estetik kav-
ramı, duyusal deneyimi ve sanat eserinin 
ontolojik varlığını merkeze alan bir ince-
leme alanı olarak kabul edilir. Bu süreç, 
özellikle Batı geleneğinde, sömürgeci ge-
nişleme ve sermaye birikimiyle eşzamanlı 
yükselen mülkiyet bilincinin bir yansıması 
olarak okunabilecek Maniyerizm ve Kuzey 
Rönesansı dönemlerinde gelişen, vanitas 
resimleriyle somut bir anlatı biçimi kazanır 
(Hauser, 2022, s.41, 49, 58, 86, 203). Na-
türmortlarda yer alan objeler, gözlemciyi 
yaşamın geçiciliği ve kırılganlığı üzerine 
düşünmeye iter. Kafatasları, saatler, tüten 
mumlar, kısa ömürlü sabun köpükleri ve 
solmaya başlamış çiçekler, hayatın geçici-
liğini vurgularken; çürümeye yüz tutmuş 
meyveler, değerli görülen altın ve gümüş 
nesneler, mücevherler dünyevi hazların 
boşunalığını ve geçiciliğini, kullanılan mü-
zik aletleri ve notalar, boşa geçirilen zama-
nı temsil eder (Kaygusuz, 2019; Özgenç-Er-
doğdu, 2018; Leppert, 2009: 91).  Bu geçici 
imgelerin kullanımı, geçmişten bugüne 
ölümü hatırla (memento mori) geleneğinin 
bir parçası olup insanın geçici ve fani bir 
varlık olduğunu hatırlatmayı amaçlayan bir 

anlatı biçimi olarak varlığını sürdürür (Uzun 
ve Birlik, 2022: 19). Fakat Batı’nın dramatik 
uyarı estetiği, nesneyi ve çürümeyi kurum-
sal/dinsel iktidarın ahlaki bir terbiye aracı-
na dönüştürme riski taşımaktadır. Batı’daki 
bu kurumsal hegemonya üretimine karşı-
lık Doğu estetiğinde ise Japon wabi-sabi 
kavramının bir parçası olarak çürüme, gü-
zelliğin kusur ve bozulma yönüyle görün-
mesidir (Juniper, 2003; Suzuki, 1959). Çü-
rümeyi bir temsil nesnesi olmaktan çıkaran 
wabi-sabi, onu nesnenin kendi zamansallı-
ğındaki hakikati olarak kabul eder; böylece 
Batı'nın ölümü hatırla (memento mori) ge-
leneğinden belirgin bir şekilde ayrılır. Yine 
de çağdaş sanatın çürümeyi kuramsallaştı-
rırken Doğu ve Batı arasındaki bu birbirini 
dışlayan mutlaklaştırması, felsefi bir aşırı 
yorum tehlikesine de açıktır; çünkü günü-
müz küresel sanat piyasası, wabi-sabi’nin 
kuramsal saflığını da steril bir galeri nesnesi 
haline getirerek içeriksizleştirebilmektedir.
Modern dönemle birlikte çürüme, temsil 
edilen bir tema olmaktan çıkarak doğru-
dan sanatın malzemesi, süreci ve kavram-
sal dinamiği haline gelir. Çürüyen organik 
materyallerin kullanımı, estetikle etik, gü-
zellikle tiksinti, zamanla beden arasındaki 
sınırları da belirsizleştirir. Makalenin ama-
cı, çürüme ve bozunma olgusunun sanatta 
nasıl kavramsal bir ifade biçimi olarak kul-
lanıldığını irdelemektir. Fakat bu irdeleme, 
çağdaş sanat pratiklerindeki çürüme odaklı 
çözülmeleri mutlak bir estetik başarı ola-
rak olumlayan indirgemeci bir yaklaşımdan 
uzaktır. Aksine araştırma; sanat yapıtının 
piyasa tarafından içi boşaltılarak gelişigü-
zel bir nesneye dönüştürülme riskine karşı 
eleştirel bir mesafe koyar. Araştırma kap-
samında ele alınan sanatçılar ve filozoflar 
arasındaki bağlantılar, yapıtların sunduğu 
deneyim alanının kuramsal bir derinlikle 
açımlanması amacıyla kurulmuştur. Fel-
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sefi kavramlar ile yapıt nitelikleri arasında 
şüphesiz ve tam bir örtüşme olduğu iddia-
sından kaçınılarak, aralarındaki metodolo-
jik ayrım ve gerilim görünür kılınmıştır. Bu 
yaklaşım, eserleri felsefi birer illüstrasyon 
olarak görme telaşı taşımadığı gibi, yapıtın 
mevcut maddeselliği üzerinden ürettiği an-
lam katmanlarını felsefi okumalarla yüzeye 
çıkarma çabasını ifade etmektedir. Konu 
kapsamında belirlenen sanatçı ve eserler; 
malzeme, süreç, imge, zaman ve beden 
düzleminde sıralanarak, fiziksel bir olgu 
olan çürümenin düşünsel çözülmelerine 
odaklanmıştır. Böylesi bir okumayla ma-
kale, çürümenin tarihsel ve çağdaş pratik-
lerdeki konumunu değerlendirirken, Batı 
merkezli korunaklı müze anlayışının, sanat-
sal kalıcılık mitinin ve nesne mülkiyetinin 
dayattığı egemen kurumsal ilişkileri yerin-
den eden eleştirel bir zemin olarak yeniden 
düşünmek için kavramsal bir çerçeve sunar.

2. Çürümenin Estetiğine Kavramsal ve 
Tarihsel Bir Bakış
Organik ve inorganik maddelerin zaman 
içinde fiziksel ve kimyasal değişime uğradı-
ğı biyolojik bir çözülme süreci olan çürüme, 
maddenin formunu yitirmesine gönderme 
yaptığı kadar, varlığın kendi yapısına içkin 
bir düşüş ve yersizleşme durumunu da ifa-
de eder. Böylece çürüme, varoluşçuluk ile 
nihilizm ekseninde ölüm, geçicilik, hiçlik 
gibi kavramlarla derinleşen bir meseleye 
dönüşür. Nesnel dünyanın bütünleşik bir 
parçası özne/varlık olan insanı, dünya-
da konumlanmış olma durumunu taşıyan 
orada-varlık (dasein) kavramıyla açıklayan 
Heidegger'e göre (2021: 38); orada-varlık 
(dasein) “öncelikle ve çoğunlukla” ken-
di (otantik) varlığına odaklanmak yerine 
“dünyanın yanında”, yani dünyanın ona 
sunduğu maddesel gerçeklikle meşgul 
olur (Horrigan-Kelly vd., 2016). Dünyanın 

baştan çıkarıcılığı (versuchung) tarafından 
ele geçirilerek kendini dünyaya kaptırır ve 
içinde bulunduğu bu ortamın, yatıştırıcı 
(beruhigung) sahte güven duygusuna tutu-
narak kendi (otantik) varlığından uzaklaşır 
(Heidegger, 2021: 38). Ancak Heidegger’in 
felsefesinde bütünüyle insana ve anlama 
dair olan dünyaya düşmüşlük (verfallen) 
kavramı ile doğadaki fiziksel-biyolojik çü-
rüme sürecini birbirinin aynı gibi görmek 
doğru olmayacaktır. Dolayısıyla burada iki 
alan arasında doğrudan bir eşitlik kurulma-
dan; sanat nesnesindeki maddesel bozun-
manın, insanın gündelik hayatın sıradanlığı 
içinde kendi varlıksal özünden uzaklaşma-
sıyla yaşanan o içsel çözülmeyi anlaşılır 
kılan bir benzetme, bir yorumlama kapısı 
açtığı şeklinde değerlendirilir.

Orada-varlığın (dasein) varoluşsal yazgısı 
olan ve tıpkı bir girdap (wirbel) gibi varlığın 
savrulmasına yol açan, dibe çeken bu düş-
müşlük (verfallen) durumu —Heidegger’in, 
insanın seçmediği bir dünyaya gelmiş oldu-
ğu düşüncesinden kaynaklanan— dünyaya 
fırlatılmış olmasının neticesidir (Heidegger, 
2021: 38). Burada varlığın kendi hakikatin-
den kaçıp nesneleşmesi bir tür çürüme du-
rumu olarak da okunabilmektedir. Çürüme 
bir yönüyle orada-varlığın (dasein) dünya-
sallık içinde kendini kaybetmesinin (düşüş) 
fiziksel bir karşılığı sayılabileceği gibi, diğer 
yönüyle varlığı tekrar toprağın içkinliğine 
ve hakikatine döndüren (yerleşme) bir eşik 
olarak da yorumlanabilir. Jeff Malpas’ın 
(2006: 309-310) Heidegger okumasıyla 
derinleşen bu süreçte; varlığın belirli bir 
yerde konumlanması, ikamet etmesi onun 
kendi özüne, dünyada yerleşik olma duru-
muna dönüşüdür. Bu şekilde yeryüzünde 
var olma biçimini sürdüren insan, sınırlı ve 
sonlu olduğunu da kabul eder ve çürüme, 
yer ile olan ilişkide, varlığın toprağa geri 
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dönüşü olarak anlaşılabilir. Nitekim, biyo-
lojik bir son olan toprağa dönüş Malpas’ın 
analizinde varlığın kendi kırılganlığını, so-
rumluluğunu asli bir biçimde üstlendiği 
varoluşsal bir uyanış olarak karşılık bulur. 
Malpas’ın (2006: 272) ifadesiyle; 

“Bu bakımdan, yaşamak, ölüm olarak ölü-
me muktedir olmaktır. Ancak burada söz 
konusu olan ölüm, yalnızca kaçınılmaz fi-
ziksel yok oluş meselesi değil, daha çok 
kendi varlığımızın sürekli olarak bizim için 
mesele olması meselesidir. Ölümlü olmak, 
her zaman kendi varlığımıza ve bu varlığın 
ayrılmaz bir şekilde bağlı olduğu şeylere ve 
dünyaya özen göstermekle yükümlü olmak 
demektir; özen gösterdiğimiz ve bağlı oldu-
ğumuz şeylerin kırılganlığı, savunmasızlığı 
ve temel ‘geçiciliği’ ile sürekli yüzleşmek 
demektir.” 

Somut, tikel ve geçici bir olgu olan ölüm, 
benliğin bir imkânı olarak işlev görür ve 
varlığın sürekli değişen bir konumlanış 
üzerinden nasıl inşa edildiğini ortaya koyar 
(Malpas, 2006: 272). Bir anlam açıklığı oluş-
turan dünya ile kendi içine kapanan, örten 
toprak/yeryüzü arasındaki çatışma (pole-
mos), bu iki alanın karşılıklı etkileşimiyle 
özün/hakikatin (aletheia) açığa çıkmasını 
sağlar (Malpas, 2006: 197-199; Tepebaşılı, 
2011: 107-109). Malpas’ın bu sonluluk vur-
gusundan hareketle çürüme, varlığın biçim 
kabuğunu atarak saf maddeye, yeryüzünün 
içkinliğine geri dönme süreci olarak açım-
lanabilir. Maddenin bu çözülüşüyle var 
olan, tekrar biyolojik ve kökensel “yerine” 
iade edilir (Malpas, 2006: 221). Heidegger 
(2011: 37, 43) perspektifinde bu durum, 
orada-varlığın (dasein) maddesel kökenine 
geri çağırılışıdır; varlığın organik sınırları 
çözülerek çevresiyle karışması, çürümenin, 
onun toprağa olan bağını ifşa eden bir ge-
çiş mekânına dönüşmesini sağlar. Bununla 

birlikte, insanın yer ile kurduğu bu ilişkiyi, 
köklere bağlılığını (ortsverbundenheit) yi-
tirmesini salt mekânsal bir kayıp olarak 
görmemek gerekir.  Yurtsuzlaşmanın öte-
sine geçen bu süreç, varlığın kendi teme-
liyle bağını kaybetmesiyle sonuçlanan ve 
dünyanın anlam dizgesinden kopuşunu 
görünür kılan kökten bir dünyadan düşme 
deneyimidir (Heidegger, 2021: 38). Salt 
bir fiziksel yok oluşun ötesinde düşünülen 
çürüme, öznenin kendisini anlamlandırdı-
ğı dünya ile arasındaki kurucu bağın ses-
sizce dağılmasıdır (Topakkaya, 2018: 64). 
Buradaki sessiz dağılma ve sonluluk bilin-
ci, sanat tarihinde nesnenin ve mülkiyetin 
kalıcılığına duyulan inancı sarsan kuramsal 
bir zemin hazırlar. Maddenin bu kaçınılmaz 
yersizleşme ve çözülme durumu, tarihsel 
süreçte sanatçıları kalıcı formlar üretme 
idealinden uzaklaştırarak, formun geçicili-
ğini ve ölümün mutlaklığını görünür kılan 
ahlaki ve kuramsal arayışlara yöneltir.

Varlığın dünya içindeki o çıplak savunma-
sızlığı ve nesnelerin maddesel doğası ge-
reği kaçınılmaz olan geçiciliği, Heideggerci 
perspektifteki “dünyanın yanında olma” 
durumunun sanat tarihindeki en belirgin 
biçimlerinden birini vanitas natürmort-
larında bulur. Nesnelerin çürümeye yüz 
tutmuş formları üzerinden izleyiciyi bu 
varoluşsal kırılganlığa tanıklık etmeye ça-
ğıran vanitas resimleri; kafatasları, sön-
müş mumlar, anlık bir varoluşu simgeleyen 
sabun köpükleri ve çürümek üzere olan 
meyveler gibi imgelerle, görünenin içinde-
ki o sessiz boşluğu düşünmeye yönelik bir 
tefekkür alanı açar (Leppert, 2009: 91-93). 
Vanitas tablolarında sanatçılar, bozulan yi-
yeceklerin ve küflenen dokuların mikro de-
taylarını resimleyerek, maddesel gerçekli-
ğe dair sert bir farkındalık oluştururken 
varoluşsal bir yabancılaşmayı da plastik bir 
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dille yüzeye sabitler. Canlı ve parlak görü-
nen nesneler dünyayı (anlamı) temsil eder-
ken; çürüyen dokular ve bunların üzerinde 
beliren kurtçuklar, sinekler gibi betimleme-
ler, yeryüzünün o karanlık içine kapanışını 
dışa vurur (Tepebaşılı, 2011: 107-109). Va-
nitas resimlerindeki, dünya ve toprağın/
yeryüzünün bu bir araya gelişi, ölümün yal-
nızca bir son ya da trajik bir olay olmadığını 
anlatırken, maddi varlıkların geçiciliğini ve 
insanın bu kaçınılmaz çözülme karşısındaki 
kibrini açığa çıkaran görsel birer hesaplaş-
ma alanı olarak işler (Kaygusuz, 2019: 446; 
Özgenç-Erdoğdu, 2018: 147). Bu görsel 

dil, dönem Avrupası’nın sömürgeci tica-
ret ağlarıyla zenginleşen burjuva sınıfının 
mülkiyet hırsını ve biriktirme arzusunu 
perdeleyen ikili bir işleve sahiptir. Küfle-
nen, çürüyen yiyecek ve nesneler, egemen 
dinsel otoritenin ahlaki terbiye aracı olarak 
kullanıldığı gibi, içerdiği zenginlik unsurla-
rının incelikli temsili üzerinden kurumsal 
pazarın estetik beğenisine zemin oluşturur. 
Dolayısıyla ölümü hatırla (memento mori) 
geleneği, felsefi bir uyanış vaat etme iddi-
ası taşırken, arka planda burjuva mülkiyet 
dünyasının geçici bir ahlaki arınma aracına 
dönüşme riskini de barındırır.

Resim 1. Abraham Mignon, Still Life with Fruits, Foliage and Insects, 1669, Tuval üzerine 
yağlıboya, 58,4 x 49,5 cm., Minneapolis Institute of Art. 

Resim 2. Hans Holbein the Younger, The Ambassadors, 1533, Meşe üzerine yağlıboya, 
207 x 209,5 cm., The National Gallery. 

Örneğin; Abraham Mignon’un Still Life 
with Fruits, Foliage and Insects çalışma-
sıyla ilk karşılaşmada eserin o kusursuz 
büyüsüne kapılan izleyici, kompozisyona 
yakından baktığında çürümeye, böceklen-
meye başlayan meyvelerin tiksindiren ger-
çekçiliğini deneyimler. Sanatçının kullan-
dığı aşırı gerçekçi üslup, çürümeyi seyirlik 
bir estetik nesneye dönüştürerek onu bir 
anlamda ehlileştirse de, yüzeyin altındaki 

o kaçınılmaz dağılmayı —hastalık belirtile-
ri taşıyan meşe ağacının, güçlü gövdesine 
rağmen, çürümeye karşı direnemediği-
ni— gizleyemez (Minneapolis Institute of 
Art Home: t.y.). Bu resimsel ehlileştirme 
çabası, dönemin korumacı koleksiyoncu-
luk ve sergileme kültürünün yapıtı sınır-
lama eğilimini besler. Ancak meyvelerin 
üzerindeki böcekler ve mikro bozunmalar, 
bu mülkiyetçi estetik beğeninin sınırlarını 
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sessizce tehdit eder.  Hans Holbein ise The 
Ambassadors çalışmasında, zenginliğin, sö-
mürgeci genişlemenin ve kurumsal gücün 
göstergesi olan diplomatik imgelerle çevrili 
soyluların tam ortasına gizleyerek anamor-
fik perspektifle yerleştirdiği kafatası ile in-
sanın maddeye olan düşkünlüğünü sarsar. 
Anamorfik kafatası, diğer nesneler gibi ge-
leneksel bir perspektifle resmedilmeyerek 
izleyicinin bakış açısını kırar; dünyanın o 
istikrarlı işleyişinde ve gerçeklik algısında 
bir kesik açan görsel bir müdahale olarak 
yerini alır (Berger, 2020: 91). Holbein, bu 
tuhaf perspektif oyunuyla izleyiciyi yaşa-
mın tam kalbine sessizce kök salmış olan 
o çözülüş hakikatiyle karşı karşıya bırakır 
(Cane ve Gabrielle, 2022: 35-47, 61). Bu-
rada oluşturulan görsel kurgu, bireysel bir 
ölümlülük uyarısının ötesine geçerek elçi-
lerin şahsında somutlaşan siyasi, dinsel ve 
kurumsal iktidar mekanizmalarının, yeryü-
zünün o kaçınılmaz bozunma yasası karşı-
sındaki çaresizliğini ve kibrini de kuramsal 
bir düzeyde açığa çıkarır.

Çürümenin somutlaştığı; Batı’nın vanitas 
natürmortlarıyla oluşturduğu tekinsiz ve 
sarsıcı bir şekilde uyaran, ölümü hatırla 
(memento mori) tavrı, Doğu’da Japon es-
tetik geleneğinde yer alan wabi-sabi ile 
varoluşa dair olgunluk ve güzelliğin kabul 
edilmesine yönelik bir yaklaşıma dönüşe-
rek doğal döngüye içkin bir güzellik anla-
yışıyla, yaşamın ve sanatın her yönünde 
kusurların ve eksikliklerin güzellik taşıdığı-
na dair düşüncelere evrilir (Juniper, 2003). 
Kavramın bileşenlerinden wabi, gerçekliğin 
kabulüyle gelen içgörü ve basit kusurlar-
daki yalınlığı öne çıkarır. Sabi ise zamanın 
geçişiyle nesnelerde meydana gelen yaş-
lanma, yıpranma ve çözülme süreçlerini 
ifade eder. Bu iki yönlü iç içe geçmiş anlam 
katmanıyla kusurlu ve geçici olanın este-
tik değerini vurgulayan wabi-sabi (içsel/

tinsel sadelik-dışsal/maddesel yaşlanma), 
nesnenin yeryüzüne ne kadar yakın oldu-
ğunun da göstergesidir. Madde, biçimini 
koruma direncinden vazgeçerek kendi aslı-
na, yani toprağın içkinliğine sessizce teslim 
olur (Heidegger, 2011). Wabi-sabi, sanatın 
kusur ve çürümeden nasıl bir duyumsama 
alanı yaratabileceğini ortaya koyar: Zaman-
la yıpranmış, yaşlanmış ya da paslanmış 
nesneler, zamansal ve tarihsel bir derinlik 
kazanır (Yurt ve Başarır, 2020: 665). Felse-
fi düzeyde kurulan bu bağ, Heidegger’in 
köklere bağlılık olarak ifade ettiği durumun 
Doğu estetiğindeki plastik bir karşılığı veya 
orada-varlığın (dasein) yerle kurduğu bağın 
bir uzantısı olarak yorumlanabilir. Nesneler 
üzerindeki çatlaklar ve yüzeylerdeki solma-
lar, zamanın geçişine vurgu yaparak mad-
desel varoluşun geçiciliğine göndermede 
bulunur —nesnenin dünyada anonim bir 
parça olmaktan çıkarak belirli bir yer içinde 
ve zaman diliminde ikamet ettiğinin fiziksel 
bir kanıtı olur (Koren, 1994; Parkes ve Lou-
ghnane, 2023). Burada üzerinde durulan 
estetik tutum; Batı’da vanitas resimleriyle 
inşa edilen ölümün nihai oluşu ve sonluluk 
kaygısını, maddesel olanın geçiciliğini bir 
hakikat olarak sunan karşıt bir yaklaşımla 
dengeler. 

Dünyanın maddesel geçiciliğini, çürüme 
olgusunu, doğanın yüceltilmiş bir döngüsü 
olarak benimseyen wabi-sabi’nin sakin üs-
lubuna karşın; Nietzsche’nin düşüncesinde 
bireyin ve toplumun içine düştüğü kültürel 
bir yozlaşma ve değerlerin erozyonu, çürü-
menin bir yansımasıdır. Biyolojik bir yazgı 
olarak kabul edilen çürüme, burada, yaşam 
içgüdüsünün zayıfladığı, iradenin geri çe-
kildiği bir estetik semptomdur. Nietzsche, 
insan olmanın anlamını ve insanın kendini 
nasıl aşabileceğini sorgularken, bu düşün-
celerinin yanlış anlaşılmasını çağının çü-
rümüş değer sistemine bağlar. “İnsanlığın 
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bugüne kadar önemle düşünüp durduğu 
şeyler gerçek bile değildir, kuruntudur yal-
nızca” (Nietzsche, 2011a: 38-39) ifadesiyle, 
insanın yüzeysel bir bilinç içinde yaşadığı-
nı, hakikati sorgulamayı reddettiğini; tanrı, 
ruh, iyi–kötü, doğru–yanlış gibi kavramla-
rın insanın kendi varoluşsal büyüklüğünü 
dışsal ideallere devretmesiyle anlamını yi-
tirdiğini saptar. Bu anlam kaybı, düşünsel 
bir yozlaşma ile birlikte, kültürel ve estetik 
bir çöküşü görünür kılar. Politikadan eğiti-
me kadar birçok alanda görülen bozulma, 
Nietzsche’ye (2011a: 15) göre, hastalanan 
insanın kendi içsel dinamizmini ve yaratıcı 
gücünü unutmasından kaynaklanır. Düşü-
nürün çöküş/yozlaşma (decadence) olarak 
nitelediği durum, detaylı olanın bütünü 

felce uğrattığı, parçanın bağımsızlaşarak 
yapısal birliği dağıttığı bir estetik çözülme-
dir. Nietzsche (2011b: 96-98; 2010: 30-33), 
sanatın Alman idealizminin ahlak merkezli 
değerlerinin taşıyıcısı durumuna gelerek 
yaratıcı gücünü kaybettiğini; çürümenin 
belirtisi olduğu ölçüde de egemen dinsel ve 
siyasi iktidar mekanizmalarının kültürü ev-
cilleştirme çabasına hizmet eden kurumsal 
bir araca dönüştüğünü ileri sürer. Yozlaşmış 
bir uygarlığın ürünü olan sanatçı, bu kolek-
tif çürümeden bağımsız bir üretim gerçek-
leştirememekte, ürettiği nesne ise sistemin 
kendi çöküşünü gizleyen estetik bir örtüye 
dönüşmektedir (Nietzsche, 2011b: 96-98; 
2010: 30-33).

Resim 3. Gustave Moreau, Salome Dancing before Herod, Tuval üzerine yağlıboya, 
1874-76, 143.5 x 104.3 cm. The Armand Hammer Collection. 

Resim 4. Caspar David Friedrich, The Abbey in the Oak Wood, 1809/1810, Tuval üzerine 
yağlıboya, 171 x 110,4 cm., Nationalgalerie, Staatliche Museen zu Berlin, Almanya.   

Meydana gelen biçimsel kriz, sembolist 
sanatçı Gustave Moreau’nun çözünen or-
ganik maddenin ayrılmaz bir parçası olarak 
tasvir ettiği mitolojik ve dini temalar etra-
fında şekillenen çalışmalarında, dekoratif 
unsurlarla birlikte mekâna yüklenen te-
kinsiz ve mistik anlamlarla belirir (Dijkstra, 

1986: 263). Salome Dancing before Herod 
adlı eserinde tema, İncil’de eski kocasının 
kardeşiyle evlenemeyeceğini söyleyen Vaf-
tizci Yahya’ya öfkelenen Herodia’nın, kızı 
Salome’den, dansının karşılığı olarak üvey 
amcasından Yahya’nın başını istemesini 
telkin ettiği sahnenin kurgusudur. Eserde 
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duyusal gerçeklikten kopuk, şaşalı, fakat içi 
boş giysilerle kuşanmış Salome, birer haya-
let gibi görünen yozlaşmış figürlerin karşı-
sında annesinin isteğini gerçekleştirirken 
kendisi de yozlaşmış bir figüre dönüşür. 
Tablonun plastik dilinde çöküş/yozlaşma 
(decadence), tematik bir bozulmayı aşa-
rak, biçim ile anlamın birbirinden koptuğu 
bir üslup krizinin ifadesi olur. Mitolojik bir 
anlatı sunan Orphée adlı çalışmasında ise 
oryantal kıyafetler giyen genç bir kız, tıp-
kı kendine benzeyen şairin başını taşıyan 
görüntüsüyle, sonsuz bir tefekküre dalmış 
durumda kendi ölümüne bakarken betim-
lenir (Musée de l'Orangerie, 2025). More-
au’nun resimlerinde yüzeyi saran o boğucu 
dekoratif yoğunluk, Nietzsche’nin niteledi-
ği “detayın bütün üzerindeki hakimiyetini” 
görselleştirerek, yapıtın kendi maddeselliği 
içinde sıkıştığı bir estetik çürümeyi açığa 
çıkarır. Söz konusu estetik çözülme, dö-
nemin elitist ve korumacı kurumsal sanat 
algısının dayattığı akademik geleneğin ka-
lıplaşmış sınırlarına, burjuva toplumunun 
ahlaki ve düşünsel çöküşüne yönelik eleş-
tirel bir deşifre işlevi üstlenir. Bu nedenle 
çöküş/yozlaşma (decadence) kavramının, 
insanın kendi olanaklarını kapatan, beden-
sel ve ruhsal kuvvetini törpüleyen her şeyi 
kapsadığı söylenebilir. Bedenini salıveren, 
düşüncesini donuklaştıran insan, kendi çü-
rümesini üretirken, üst insan (übermensch) 
bu bozulmayı aşarak yeniden yaratımın 
kaynağına ulaşır (Nietzsche, 2011a). Nietz-
scheci bu yıkım, yeniden doğuşun zorunlu 
bir ön koşulu durumuna gelirken; sanat ise 
yaşam gibi kendini ancak bu bozunma ve 
aşma süreci üzerinden yeniler (Karabulut, 
2018: 387, 388, 392). 

Nietzsche’nin çöküş/yozlaşma (decadence) 
kavramına atfettiği anlamlardan biri de kro-
nik nüksleri, gerilemeyi ve çöküş dönemle-
rini içerdiğinden asla tamamlanmayan bir 

iyileşme durumudur. Hastalık semptomu 
olarak beliren çöküş, burada, düşünsel bir 
dönüşümün ve iyileşmeye doğru bitmek 
bilmeyen bir arayışın alanıdır. Felsefi bir 
arayış ile biçimsel bir çileciliğin alanı du-
rumuna gelen bu süreçte, çöküş ve sağlık 
aynı düzlemde birleşir (Mitchievici, 2017: 
16–17). Yaşama ve insana dair nihilist bir 
düşünce anlayışına sahip olan Cioran ise 
Nietzsche’den farklı olarak, çöküş/yozlaş-
ma (decadence) kavramını tartışmacı bir 
özdeşleşme biçimiyle temellendirir; başarı-
sızlığı bir onur ve varoluşsal yönelim olarak 
görür. Toplumsal başarıyı reddeden bu ta-
vır, geçiciliğe ve yoksunluğa dayalı bohem 
bir yaşam biçimini getirirken; bu durum 
estetik bir tercih olmaktan çok, varoluşsal 
bir yakınlığa dönüşür (Mitchievici, 2017: 
20). “Hayat yasalarının başında çürüme ge-
lir: Kendi kalıntılarımıza, cansız nesnelerin 
kendi kalıntılarına olduklarından daha ya-
kınızdır; onlardan önce pes ederiz ve yok 
edilmez gibi görünen yıldızların bakışları 
altında kaderimize doğru koşarız” (Cioran, 
2011: 42). Cioran’ın bu nihai pes edişe dair 
kavrayışı, Caspar David Friedrich’in The Ab-
bey in the Oak Wood adlı yapıtında görsel 
bir karşılık bulur. Eserin merkezinde yer 
alan, Gotik manastır harabesi; kurumuş 
meşe ağaçlarının iskeletsi görüntüsüyle 
kuşatılmış, faniliğe dair bir çöküş ikonogra-
fisidir. Sırtlarında tabutla bu devasa yıkıntı-
dan geçen karartı figürler, ölüme ve yaşa-
ma dair o ince eşiği simgelerken; izleyiciyi 
Cioran’ın belirttiği o “kendi kalıntılarımıza 
yakın olma” durumuyla yüzleştirir. Eserde 
zamanın akışı, bireysel, doğal ve kozmik 
ölçeklerde gerçekleşirken, çürüme bura-
da bir inanç sisteminin ve kurumun tarih-
sel çözülmesi olarak okunur (Singer, 2025; 
Zucker ve Harris, 2015). Bu görsel kurgu, 
doğanın zamansal döngüsünü ortaya koy-
duğu ölçüde, egemen dinsel kurumların ve 
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tarihsel iktidar yapılarının kaçınılmaz çözü-
lüşünü de açığa çıkarır. Resmin yüzeyinde 
ifade bulan yıkım, Cioran’ın medeniyetlerin 
çöküş evrelerinde duyduğu o karanlık hay-
ranlığı duyumsatırken, nesnelerin mutlak 
hiçliğine yönelik resimsel bir ağıt niteliğine 
bürünür.

Cioran’ın hiçliğe duyduğu hayranlık ve 
övgü, Kristeva’da yerini, iğrenç (abject) 
kavramıyla açıklanan, çürümenin bedensel 
ve materyalist gerçekliğiyle yüzleşmenin 
getirdiği o tekinsiz çizgiye bırakır. Kriste-
va’nın kuramsal düzleminde çürümenin 
estetik seyri, öznenin kendi bedensel ve 
psikolojik sınırlarını ihlal ederek bedenin 
içinden dışına taşan, mide bulandıran bir 
iticilik ve eşzamanlı bir çekim alanı oluştu-
rur. Kristeva’ya (2014: 13-26) göre benlik 
ve özne–nesne ayrımları, çocuklukta an-
neye yöneltilen bir reddetme eylemiyle, 
yani tiksinme (abjection) ile oluşur. Bebek, 
kendi bedeni ile dış dünya arasındaki sü-
rekliliği kesintiye uğratarak dışarıyı “tiksin-
tiyle itilen öteki” olarak konumlandırır; bu 
kopuşun neticesinde özerk benlik ile kimlik 
bilinci inşa edilir. Erken dönemdeki beden-
sel süreklilik arzusu, ego tarafından simge-
sel düzene katılarak bastırılsa da tamamen 
yok olmaz. Maddenin çözülüşü (kan, irin, 
ter vb.), bastırılmış ilksel arzunun tekinsiz 
geri dönüşünü temsil ederken; çürüme, 
ölümü ve biçimsizliği çağrıştıran belirgin bir 
sınır deneyimi olarak sunulur. Burada tik-
sinti ile çekim, korku ile gizli arzu eşzamanlı 
olarak ortaya çıkar. Kristeva’ya (2014: 16) 
göre ceset, yaşayan bir bedenin sınırlarının 
ihlali ve öznenin bütünlüğünü tehdit eden 
nihai bir iğrençlik nesnesidir. Söz konusu 

çözülme süreciyle ceset ve çürüyen doku-
lar, egemen toplumsal normların, kurum-
sal yapıların ve iktidar mekanizmalarının 
bireyi konumlandırdığı o temiz, düzenli ve 
denetlenebilir sınırları sarsan politik bir 
tehdit unsuru haline gelir.

1960’lardan itibaren özellikle iğrençlik sa-
natı (abject art) örneklerinde gözlemlenen 
bu eğilim, insan bedeninin kırılganlığına ve 
sefilliğine yönelik bedensel ve kuramsal bir 
soruşturmayı beraberinde getirir. Francis 
Bacon’ın Triptych: Three Studies of Isabel 
Rawsthorne serisinde deformasyon; yüzey-
deki figürün üç farklı açıdan betimlenen, 
bozulmuş, kaymış, ya da erimiş dokusuyla 
izleyicinin sinir sistemini doğrudan hedef 
alan sarsıcı bir şok etkisi oluşturur (Zeki ve 
Ishizu, 2013; Sainsbury Centre, t.y.). Defor-
me edilmiş portrelerde, farklı zamansallık-
lar birbirine karışmakta ve figürün “şimdi” 
içindeki çözülüşünü resimsel bir gerçeklik 
olarak yansıtmaktadır. Bu imgeler, Kriste-
va’nın yaklaşımıyla uyumlu biçimde, görsel 
bir şok etkisi yaratmanın ötesine geçerek 
izleyicinin kendi bedensel sınırlarıyla ve 
yaşam-ölüm arasındaki o ince, kırılgan çiz-
giyle yüzleştirir (Heinrichs, 2022: 11–13). 
Resimsel parçalanma, Batı sanat tarihinin 
mülkiyetçi ve egemen bir sınıf göstergesi 
olan geleneksel portre geleneğinin idealize 
edilmiş kurumsal sınırlarını yerinden eden 
eleştirel bir müdahale niteliğindedir. Sanat-
çının fırça darbeleriyle parçalara ayırdığı bu 
yüzler, öznenin bütünlüğünü tehdit eden o 
iğrençlik (abject) deneyimini estetik bir ka-
tegoriye dönüştürür ve formun bitişi olarak 
düşünülen çürümeyi, maddenin en yalın 
hakikati olarak sunar.
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Resim 5. Francis Bacon, Triptych: Three Studies of Isabel Rawsthorne, 1996, Tuval 
üzerine yağlıboya, her panel 35.5 x 30.5 cm. 

Tarihsel ve felsefi düzlemde ele alınan bu 
yapıtlarda çürüme, alegorik bir imge ya da 
ölümü hatırla (memento mori) geleneğinin 
bir uzantısı olarak kurgulansa da çağdaş sa-
nat pratiklerinde bu olgu, temsil (mimesis) 
sınırlarını aşarak malzemenin bizzat kendisi 
üzerinden yürüyen bir sürece dönüşür. Za-
manın kaçınılmaz etkisini ve varlığın geçiş 
durumlarını anlatan çürüme; artık yüzeyin 
dışına taşarak, düzensizliğin (entropinin) 
doğrudan deneyimlendiği fiziksel bir ger-
çeklik alanı inşa eder. Çürümeyi merkeze 
alan bu sanatsal yönelim, izleyiciyi meta-
fizik bir sembol okumasının ötesine taşı-
yarak, onu maddenin kaçınılmaz bozunu-
muyla ham bir şekilde yüzleştirir. Çürüme, 
burada ölüm temalı bir konu sınırını aşarak, 
malzemenin aktif bir şekilde başkalaştığı, 
varoluşun biyolojik ve plastik sınırlarını ih-
lal eden yıkıcı ve dönüştürücü bir yöntem-
sel duruşa evrilir. Bu yöntemsel duruş, nes-
neyi ebediyen koruma ve mülkiyet sınırları 
içinde metalaştırma gayretindeki korumacı 
müze ve galeri iktidarına karşı, malzemenin 
kendi bozunma yasasını dayatan eleştirel 
bir direniş alanı olarak da okunabilir.

3. Çağdaş Sanatta Çürümenin Estetik 
İmkânları
Sanat tarihsel süreçte çürüme —wabi-sabi 
geleneğinin mekânsal felsefesi hariç tu-
tulursa— yapıtının yüzeyinde, boyanın sı-
nırları dahilinde, temsil düzleminde varlık 
gösterir. Vanitas resimlerinde biyolojik bir 
sonu veya toplumsal bir yozlaşmayı ifade 
eden bu olgu; çağdaş sanatla birlikte yüze-
yin dışına taşarak doğrudan organik veya 
inorganik malzemenin kendisiyle, yeni 
medya araçlarıyla fiziksel bir gövde kaza-
nır.  Malzemenin bizzat yapıtın ana bileşeni 
durumuna gelmesi, biyolojik bozulma, pas-
lanma ve küf oluşumu gibi süreçleri tem-
silin (mimesis) ötesine taşıyarak yapıtı “ya-
şayan bir organizmaya” dönüştürür. Sanat 
yapıtının yüzeyinde başlayan dönüşüm, 
felsefi düzlemde insanın dünyayla kurdu-
ğu ilişkiye ve varlığın çözülme biçimlerine 
uzanan çürüme estetiğini yeni bir kuram-
sal zemine taşır. Heidegger’in düşmüşlük 
(verfallen) olarak nitelediği varoluşsal çö-
zülme; Nietzsche’nin yaratıcı gücün kaybı 
olarak gördüğü çöküş/yozlaşma (decaden-
ce); Cioran’ın varoluşun doğal bir görünü-
mü olarak düşündüğü kabullenilmiş çöküş 
ve Kristeva’nın benlik sınırlarını sarsan iğ-
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rençlik (abjection) deneyimi, çağdaş sanat-
ta artık birer temsil konusu olmaktan çıkar. 
Maddenin bizzat kendisinin çözüldüğü bu 
sanat pratiklerinde söz konusu kavramlar; 
kültürel, toplumsal ve psikolojik dinamikle-
rin doğrudan malzeme üzerinden okundu-
ğu yapılara dönüşür. Çağdaş sanat, ölümün 
sıradanlaşmasına karşı dirençli bir duruş 
sergileyerek, izleyiciyi bedenin sonluluğu 
ve maddenin kaçınılmaz dönüşümüyle do-
laysız bir biçimde yüzleştirir.

3.1. Çürümeyi Kalıba Dökmek: Dieter 
Roth’un Grosser Gartenzwerg’ünde 
Maddesel Yok Oluşun Poetikası 
Çikolata, şeker, yoğurt, peynir, ekmek, kıy-
ma ve baharatlar gibi dayanıksız madde-
lerin mikroorganizmalarca dönüştürülme-
sine dayalı heykeller üreten Dieter Roth, 
değişkenliği ve geçiciliği eserlerinde kuru-
cu unsur durumuna getirir. Sanatçı, Gros-
ser Gartenzwerg çalışmasında, şeker, alçı 
ve çikolata karışımından oluşan bir kütle 

içine hapsettiği bahçe cücesi figürüyle, kit-
le kültürüne ait kitsch bir nesneyi biyolojik 
bir çürümeye terk ederek varlığın ölümlü 
doğasını teşhir eder (Skowranek, 2007). 
Eserin zamanla deforme olması, küflenme-
si, çatlaklar ve sızıntılar eşliğinde dağılması, 
fiziksel bütünlüğünü yitiren yapıtın mad-
desel ve zamansal dönüşümünü belgeler. 
Roth, klasik sanatın ölümsüzlük ve kalıcılık 
ilkesini sarsarak, sanat nesnesini zamanın 
yıpratıcı akışına teslim eder. Bu durum, ser-
gileme mekânlarının yapıtı dondurulmuş 
bir pazar nesnesi olarak yalıtma ve saklama 
işlevini fiziksel olarak imkânsız kılar. Başlan-
gıçta bilinen bir formu olan figürün giderek 
amorf ve kokuşmuş bir kütleye dönüşmesi, 
izleyiciyi biçimin dağılmasıyla ve maddenin 
ham hakikatiyle doğrudan bir hesaplaşma-
ya zorlar. Yapıttaki bu çözülme, durağan 
bir sanat nesnesi olarak düşünülen yapıtı, 
zamanın ve düzensizliğin (entropinin) doğ-
rudan gözlemlenebildiği bir süreç-yapıta 
dönüştürür.

Resim 6-7. Dieter Roth, Grosser Gartenzwerg, 1969-1972, plastik garden gnome in 
chocolate, 58 x 24 x 24 cm, Kunstmuseum Stuttgart.
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Eserde, varlık çürümeyle görünür olurken 
kendi çözülüşü içinde açığa çıkar. Sanat-
çının tavrı, malzemenin üzerindeki yapay 
formun (kültürel imge/cüce) geri çekile-
rek maddenin kendi hakikatinin (yeryüzü/
doğa) belirmesiyle sonuçlanan bir üstünün 
açılması (aletheia) süreci olarak temellen-
dirilebilir (Heidegger, 2021: 330).  Nietzs-
che’nin (2011a; 2011b) biçimin anlamdan 
yoksun kaldığı bir yozlaşmayı niteleyen 
değerlerin çöküşü (decadence) kavramı, 
Roth’un eserinde tersine çevrilir ve anlam, 
biçimsizleşmenin kendisinden doğan biyo-
lojik bir devinimde karşılığını bulur. Çürü-
yen malzemelerin oluşturduğu bu görsel 
çözülme, izleyiciye zamanın madde üze-
rindeki dönüştürücü etkisini bizzat dene-
yimleme olanağı sunan süreç odaklı bir algı 
alanı açar. Çikolatanın başlangıçtaki iştah 
açıcı pürüzsüzlüğü, küflenen yüzeyin mü-
dahalesiyle yerini Kristevacı anlamda bir 
iğrençlik (abjection) nesnesine bırakarak, 
tiksinti ile büyülenmeyi, korku ile hazzı eş-
zamanlı kılan bir geçiş deneyimine dönüşür 
(Kristeva, 2014). Ölüm, çürüme ve tiksinti 
ile yaşam, güzellik ve haz arasındaki diya-
lektik ilişki somutlaşır. Cioran’ın (2023: 70) 
belirttiği gibi, “Ölüm fikri her hazzı ölüme 
dönüştürür; her geleceği de geçmişe.”

3.2. Çürümeyi Yetiştirmek: Silas Inoue’nun 
Infrastructure’ında Varlığın Sessizce 
Dağılışı
Antropomorfik böcekler, devasa su canlıla-
rı, mantar ve küf kolonilerinin mesken tut-
tuğu biyofütüristik şehir manzaralarından 
oluşan fantastik yeraltı dünyaları inşa eden 
biyoart sanatçısı Silas Inoue; bu alt yaşam 
formlarını, insan merkezli modernitenin 
sevimli ve grotesk katmanlarını soruştur-
mak için araçsallaştırır (Janáčková, 2024: 
33). Yaşayan organizmaları yaratım süreci-
nin aktif öznesi durumuna getiren Inoue, 
2015 yılında stüdyosunda meydana gelen 

su baskınının ardından eserlerinin küflen-
mesi üzerine Infrastructure serisine odak-
lanır. Düşük yaşam formlarına ve genellikle 
kirli kabul edilen maddelere yönelik bir ia-
de-i itibar niteliği taşıyan bu seride sanatçı; 
kentsel manzaraları andıran küf kaplı sen-
tetik ve organik yapılar üzerinden, metro-
pollerdeki nüfus artışı ve yozlaşmaya dair 
etkili bir varoluşsal benzeşme kurar (Janáč-
ková, 2024: 33-34; Art Viewer, 2023). 

Sentetik ve organik yapıların hibrit bir şe-
kilde kullanıldığı eserlerde Inoue, küfün 
yerleşmesine olanak tanıyan heykelsi bi-
yotoplar kullanır. Sanatçı, galeri duvarların-
dan sarkıtılan ya da devasa beton bloklar 
üzerine yerleştirilen çeşitli boyutlardaki 
vivaryumların üst (ya da alt) kısmına, man-
tarlara oksijen sağlamak ve spor yayılımını 
kontrol altında tutmak amacıyla, maskeli 
kurbağa formunda bronz bir solunum filt-
resi yerleştirir (Janáčková, 2024: 34; Burry, 
2022). Vivaryumları dolduran mikrokoz-
mosların bir kısmı, kademeli plastik yapıla-
rıyla postmodern dönemin hızlı akan yaşam 
temposunda harap olmuş fütüristik metro-
polleri anımsatırken; bir kısmı ise masalsı 
ama yıkılmaya yüz tutmuş bir doğa imge-
sini duyumsatır. Bilimkurgu gökdelenleri-
ni, çeşitli çürüme aşamalarındaki hayalet 
ağaçları çağrıştıran bu sarkık dikey formlar 
malzemenin zamansal akışta parçalanışını 
ve maddenin sessiz dağılışını plastik bir veri 
olarak uzamsallaştırır (Burry, 2022; Marie 
Kirkegaard Gallery, t.y.; Ofluxo, 2020). Bu 
kontrol dışı biyolojik yayılım, sergileme 
mekânlarının korumacı yapısına bir karşı 
duruşla sergileme pratiklerinde organik bir 
boşluk açar. Eserde işleyen süreç 17. yüzyıl 
vanitas resimlerindeki, zamanla eskiyen, 
çürümeye yüz tutmuş nesneleri anımsatsa 
da ölümü hatırlatmaktan çok doğanın ken-
di içsel dengesine gönderme yapar.
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Resim 8-9. Silas Inoue, Infrastructure, 2020, clear acrylic, wood, silicon, radiant acrylic, 
plastic, mold, bronze respiratory system, 31 x 45 x 30 cm. 

Inoue’nun çalışması, Heidegger’in (2021: 
270) varlığın kendi temeliyle bağını kay-
bettiği dünyaya düşmüşlük (verfallen) ola-
rak tanımladığı köksüzleşme durumunu 
maddesel bir deneyime dönüştürürken; 
izleyiciyi bu çözünme aracılığıyla varlığın 
kendi akışına bırakıldığı bir salıverilme (ge-
lassenheit) durumuna davet eder. Eserde, 
yaşamın kendini yeniden üretme biçimine 
dönüşen çürüme; Nietzsche’nin (2011a) 
yaşamda iç görünün körelmesini ifade 
eden değerlerin çöküşü (decadence) kav-
ramını tersine çevirerek, yozlaşmayı saf bir 
“yeniden oluş” evresi olarak kodlar. Infrast-
ructure’da gerçekleşen bu dingin çözülme, 
varoluşun sonu fikrinden uzaklaşarak ses-
siz bir tefekkür içinde ilerleyen süreci ifade 
eder: “varlıklar arasında gerçek ilişki, ancak 
sessiz bir mevcudiyetle, iletişimsiz bir görü-
nüşle ve iç duaya benzer sözsüz ve gizemli 
bir alışverişle kök salar” (Cioran, 2001: 17). 
Yapıtın barındırdığı tekinsiz büyülenme; 
Kristeva’nın (2014: 26) iğrençlik (abjection) 
kuramında olduğu gibi izleyiciyi, bedensel 

sınırların silikleştiği ve öznenin kendi geçi-
ciliğiyle yüzleştiği belirgin bir estetik geri-
lim hattına dahil eder.  

3.3. Çürümeyi Seyretmek: Michel 
Blazy’nin Sculptcure’unda Madde, Beden 
ve Yok Oluş
Plastik sanatların doğasına aykırı bir tavırla 
çürümeyi ve dönüşümü merkeze alan Mi-
chel Blazy, Sculptcure (par Jean-Luc Blanc) 
yerleştirmesiyle izleyiciyi, temsilin konfor-
lu alanından çıkarıp zamanla çözülen ve 
sonunda yok olan bir süreç-nesneyle karşı 
karşıya bırakır. Üst üste yığılmış, formunu 
kaybetmeye başlamış organik portakal küt-
leleri, böcekler ve küf dokularıyla kaplı bu 
meyveler, vanitas geleneğinde olduğu gibi 
zamanın akışıyla renk değiştirir; parlak tu-
runculardan kahverengi ve siyah tonlara, 
yer yer yeşil ve beyaz lekelerle dolu bir do-
kuya bürünür (Palagret, 2012). Mekândaki 
meyve sineklerinin ve örümceklerin bu ko-
kuşmuş ziyafete aktif figürler olarak dahil 
olması; yapıtı çürümeyi temsil eden ölümü 
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hatırla (memento mori) uyarısı olmaktan 
çıkarıp, çürümenin doğrudan estetik eylem 
ve kaçınılmaz fiziksel gerçeklik olarak de-

neyimlendiği bir sahneye dönüştürür (Af-
faires Culturelles, 2012).

Resim 10-11. Michel Blazy, Sculptcure (par Jean-Luc Blanc), 2003-2007, a mixed-media 
sculpture featuring.

Burada Heidegger’in dünyaya düşmüşlük 
(verfallen) kavramı, insanın varoluşsal du-
rumunu anlatmaktan öte, sanat nesnesinin 
dünyaya bırakılmışlığını ve maddenin sa-
hipsizliğini de açığa çıkarır. Blazy’nin süreç 
sanatı olarak işleyen eseri, sabit formun 
durağan doğasını reddederek, kendi yok 
oluşunu bir performans olarak sergileyen, 
yaşayan ve ölen bir fenomene evrilir. Çökü-
şü dünyanın içkin bir hakikati olarak kucak-
layan bu uygulama, Nietzsche’nin (2011b) 
değişim, çelişki ve geçiciliği olumlama 
çağrısına görsel bir yanıt niteliğindedir. İz-
leyiciyi biçimsel çözülmenin oluşturduğu 
duyusal atmosfer içinde varoluşsal bir sor-
gulamayla baş başa bırakan bu konum, Ci-
oran’da (2001: 146, 147) şu sözlerle ifade 
bulur: “İnsan dünyaya kazık çakmayacak. 
Tükeniş pusuda. O, oldukça garip yaşamının 
acısını çekmek zorunda kalacak. […] hem 
uzun zaman ardından sürüklediği, hem de 
iyi geçindiği doğaya muhalif kalacak.”
Yaşamın maddesel izini taşıyan, tanıdık ola-
nı yabancı ve tekinsiz kılarak yerinden eden 
bu mevcudiyetiyle Sculptcure; Kristeva’nın 
(2014: 15) “iğrenmenin en temel ve en 

arkaik biçimini belki de yiyecekten tiksin-
me oluşturur” saptamasını içsel (visseral) 
bir deneyime dönüştürür. Mekâna yayılan 
boğucu küf kokusu, ziyaretçiyi organik bir 
maddenin —değişen rengi, küflenerek dö-
nüşen dokusu vb.— kimliğini yitirmesiyle 
yüzleştirirken, spazm ve mide bulantısı gibi 
ilksel bedensel tepkileri tetikler (Kristeva, 
2014: 24). Bu yüzleşme eserin adında saklı 
olan tedavi/iyileşme (cure) kavramıyla, tıp-
kı wabi-sabi geleneğinde olduğu gibi iğre-
nilen, korkulan nesneyi görmeyi ve onu ta-
nımayı zorunlu kılarak, çürümenin hakikati 
onaran ve rehabilite eden yönünü ortaya 
çıkarır.

3.4. Çürümeyi Zamanlaştırmak: Sam 
Taylor-Wood’un Still Life’ında Ölümün 
Dijital Ontolojisi
İngiliz sanatçı Sam Taylor-Wood’un üre-
timinde ölümün zamansal boyutu, sanat 
tarihine yapılan kavramsal göndermelerle 
şekillenir. Sanatçı Still Life çalışmasında, 
klasik natürmort estetiğini dijital mecrada 
yeniden yorumlayarak, varoluş, kayıp ve 
zamanın yıkıcı gücü gibi izlekler üzerine 
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yeni bir tefekkür alanı açar. Zamana dayalı 
bu film ortamı, yaşam döngüsünün yatay 
düzlemdeki akışını hızıyla sarsarak yaşa-
mın geçiciliğine atıfta bulunur ve ölümü 
hatırla (memento mori) mesajıyla vanitas 
geleneğini güncel sanatın dijital diliyle ye-
niden üretir (Dorment, 2001). Hızlandırıl-
mış çekim tekniğiyle durağan yaşam hare-
ketlendiği çalışmada, meyveler hızla çürür, 
küflenir ve kendi içine çöker. Uygulanan 
teknolojik müdahale, her şeyin tekinsiz bir 
sis bulutu ardında yitip gitmesi gibi, haya-
tın da kaçınılmaz bir yok oluşa mahkûmiye-
tini dijital bir gerçeklik olarak somutlaştırır 

(Mateus, 2010: 28). Mekândaki organik 
nesneler zamana yenik düşerken, masa-
nın sağ alt köşesinde duran kalemin bozul-
madan kalması, çürümenin tanığı olarak 
maddenin yapay direncini ve varoluşsal 
durağanlığını vurgular (Alyssa, 2017). He-
ideggerci düzlemde ölüme-doğru-varlık 
olarak okunabilen bu video pratiği, izleyici 
üzerinde varlığın kendi sınırlarına dönme 
durumunu yansıtır; çünkü ölüm, varoluşun 
sınırlarını belirleyerek öznenin kendi varlı-
ğını idrak etmesine olanak tanır (Heideg-
ger, 2021: 361-363). 

Resim 12. Sam Taylor-Wood, Still Life, 2001, DVD Video.

Videoda zamansızlık idealini gösteren açı-
sal sabitlik ile hızlandırılmış çürüme ritmi 
arasındaki gerilim, insanlığın zamansal kök-
süzlüğünü açığa çıkarır. Söz konusu ritim, 
Nietzsche’nin (2011a: 7) “hem decadent 
hem de başlangıç oluş” şeklinde nitelediği, 
çöküş ve doğuşun eşzamanlığını görünür 
kılar. Yapıtta yaşamın döngüselliğine tanık-
lık eden izleyici, ölümün ağırlaştıran korku-
sundan uzaklaşır (Cioran, 2001: 25): “[…] 
yaşamdan bağımsızca, ölüm olan bir şey 
yoktur. Ölümü evrensel kılan, özerk, farklı 
bir gerçekliğin olmayışı yerindedir. Ölümün 

kendine ait yurdu yoktur, her yerde hazır 
ve nazırdır, kimlikten, sınırdan ve ciddi-
yetten uzak her şey gibi” (Cioran, 2001: 
158). Çürüyen meyvelerde tezahür eden 
bu ölüm betimlemesinde güzellik, iğrenç 
(abject) olanla eşzamanlı bir karşıtlık içinde 
varlık kazanır. Varoluş ve yok oluş arasın-
daki gerilimi görünür kılan sanatçı, insanın 
kırılganlığını ve modern yaşama sıkışmış 
konumunu, duygusal ve düşünsel bir dene-
yime dönüştürür (Albayrak, 2009: 35). Vi-
deoda zamanın teknolojik olarak manipüle 
edilmesi, sergileme mekânlarının yapıtı za-
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mandan yalıtarak ölümsüzleştirme iddiası-
na karşı bir duruş olarak okunduğunda, sa-
nat tarihinin kalıcılık illüzyonuna duyduğu 
geleneksel güvenin de çürüyüşünü açıkça 
sergiler (Zimmermann, 2023: 308).

3.5. Çürümeyi Hissetmek: Mire Lee’nin 
Black Sun’ında Bedenin İçkin Çözülmesi
Yerleştirme pratiğini çürümenin varoluş-
sal doğası üzerine şekillendiren Mire Lee, 
Black Sun adıyla sergi mekânına yaydığı 
çalışmalarında düşük teknolojili motorla-
rı, silikon hortumları ve damlayan viskoz 
sıvıları bir araya getirerek tekinsiz bir bi-
yomekanik evren kurgular. Canlı organiz-
maların işleyişine sahip bu amorf yapılar, 
bedenlerden koparılmış organları, derin 
denizlerin saklı faunasını ya da bilimkurgu 
anlatılarındaki spektral varlıkları çağrıştırır 
(Russeth, 2023; Tina Kim Gallery, 2023). 
Sergi, adını Kristeva’nın depresyon ve me-
lankoli üzerine odaklanan 1987 tarihli Kara 
Güneş (Black Sun) adlı kitabından alır (New 
Museum, 2023). Sanatçı kitap dolayısıyla 
bu imgenin kendisinde oluşturduğu etkiyi, 
“Bence kara güneş imgesinin bir dersi var: 
her şeyi, var olan her sistemi veya düzeni 
iptal eden inanılmaz bir güç. Bu, tam ola-
rak kendi yaşadığım depresyon hissiydi: 
başka hiçbir şey yok, sadece o şeyin kendisi 

olmayan her şeye dair hissini kaybediyor-
sun.” sözleriyle aktarır (Tang, 2023).  Lee, 
kara güneş imgesinin sarsan gücünü kendi 
içsel boşluk deneyimiyle özdeşleştirirken, 
yapıtın kuramsal zeminini bu kapatıcı güç 
üzerine temellendirir.

Mekânda melankolik bir atmosfer arayışın-
da olan Lee, yoğun biçimde kırmızı, kahve-
rengi, sarı tonların hâkim olduğu bir uzam 
kurgular ve Black Sun’ın içinde olmayı canlı 
bir organizmanın iç boşluğunda olma hissi 
ile bağdaştırır (Tang, 2023).  Zemin ve du-
varların bataklığı çağrıştıran bir maddeyle 
kaplı olması, geleneksel düzen arzusuna 
yönelik plastik bir başkaldırıdır. İçeriye 
yayılan demir yüklü yoğun koku ve duyu-
labilir damlama sesleri, görsel deneyimi 
tamamlayan çok katmanlı bir duyusal alan 
oluşturur. Kemiksi yapı armatürlerine ek-
lemlenmiş iç organ benzeri torbalar, ipler-
le çevrili bağırsak formasyonları gibi insan 
bedeniyle doğrudan ilişkili yapılar; işlevini 
yitirmiş ölü bir endüstrinin kadavraları, çü-
rüyen, sızdıran ve kokuşan mekanik atıklar 
olarak kültürel belleğin sızdıran kalıntıları-
dır. Heykellerin yüzeyine nüfuz eden kil ise 
sıvılaşmış bir hafıza taşıyıcısı olarak sürece 
dahil olur (Edgington, 2023).  

Resim 13-14. Mire Lee, Black Sun, 2023, mixed-media installation, New Museum, 
New York. 
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Klasik beğeni estetiğini dışlayarak iğrenç 
(abject) formları estetik birer nesneye dö-
nüştüren bu tavır, Kristeva’da olduğu gibi 
güzelliği “kaybın takdire şayan yüzü” şek-
linde yorumlayarak, izleyiciyi endüstriyel 
bir mezbahayı andıran o tekinsiz alanda 
bedensel bir yüzleşmeye zorlar. Bu mekân-
da canlı-cansız, özne-nesne sınırlarını orta-
dan kaldıran çürüme, bedenin iç mekani-
ğinde patlak veren varoluşsal bir kriz olarak 
gerçekleşir. Nietzsche’nin (2011a; 2011b) 
yaşama arzusunun kırıldığı çöküş/gerileme 
(decadence) kavramı, bu makinelerin zor-
lanan ve sızdıran çarklarında vücut bulur-
ken; Cioran’ın (2001: 164) “Herkes, kendi 
iç dünyasında ölmez olduğunu hisseder ve 
öyle inanır, bir an içinde soluğunu tükete-
ceğini bilmeli” uyarısı, paslanan iskeletler-
de somutlaşır.  Dünyaya düşmüşlük (ver-
fallen) içindeki izleyici, kendi kaçınılmaz 
sonunu bu mekanik bozulmalar üzerinden 
—Heideggerci (2021: 355-398) düzlemde 
ölüme-doğru-varlık olmayı— deneyimler. 
Yapıt, çürümüş olanın estetik özünü açı-
ğa çıkarırken bozunmayı, öznenin kendini 
yeniden inşa ettiği sarsıcı bir geçiş alanına 
evirir. 

4. Sonuç 
Geçmişten bu yana ölüm, yaşam, geçici-
lik, doğa ve zaman arasındaki döngüsel 
düzenin simgesi olarak çürüme, çağdaş 
düşünce ve sanat bağlamında toplumsal, 
varoluşsal, ahlaki boyutlarıyla ele alınarak 
kendine özgü bir yer edinmiştir. Bu olgu, 
sanatçının estetik ve kavramsal anlamda 
geleneksel sınırları kırarak, yalnızca kusur-
suz biçimlerde aradığı güzelliği, bozulma ve 
eksiklikte de aramasına olanak tanımıştır. 
Klasik estetik anlayışın güzel kategorisinin 
çürümeye uyarlamasıyla gerçekleşmeyen 
bu arayış, çağdaş sanatın anti-estetik söy-
lemi içinde, nesnenin duyusal ve maddesel 
hakikatini merkeze alan yeni bir deneyim 

sahası açmaya odaklanır. Heidegger’in var-
lığın dünyaya düşme durumu (verfallen), 
Nietzsche’nin çöküş (decadence) eleştirisi, 
Kristeva’nın iğrenç (abject) kavramı ve Ci-
oran’ın varoluşsal melankolisi ekseninde 
oluşturulan düşünsel çerçevede çürüme 
ontolojik ve estetik açıdan yeniden ta-
nımlanmıştır. Ele alınan kuramsal zemin-
de, çürümenin birbirine karşıt dinamikler 
arasındaki çatışmadan beslenmesi; çürü-
menin felsefi illüstrasyondan uzaklaşarak, 
varoluşun çok katmanlı bir sorunsalı olarak 
kavranmasını sağlar. Böylece sanat, tiksin-
tinin ve geçiciliğin içindeki estetik değeri 
görünür kılan çürüme ve küflenme doku-
larını, felsefi ve duyusal bir deneyim ala-
nına dönüştürür. Vanitas resimleri gibi iki 
boyutlu yüzeyin mekânından taşan estetik 
tavır, izleyicinin kendisini doğrudan içinde 
bulduğu, katılım sağladığı görsel, dokun-
sal, duyusal ve harekete geçirici formlarda 
sergilenir. Özellikle klasik anlamdaki estetik 
nesne anlayışı, yerini sanatsal deneyime 
bırakır ve makalede tartışılan estetik kav-
ramı, güzellik yargılarından arındırılmış bir 
duyumsama ve varlık deneyimi olarak ko-
numlandırılmıştır. 

Kurgulanan kavramsal eksen, Roth’un bir 
kalıba dökülerek organik malzemenin do-
ğasını çürümeye terk eden çalışmaları, 
Inoue’nun canlı organizmalar yetiştirdiği 
kurguları, Blazy’nin çürüyen meyveleriyle 
çözülmeyi mekâna yayan gözlemsel tav-
rı, Taylor-Wood’un çürümenin zamanını 
kaydeden dijital vanitası ve Lee’nin bede-
nin içsel çözülmesini hissettiren yerleştir-
mesiyle görünür olur. Çözümlemeye dahil 
edilen sanatçıların yapıtları ile düşünürle-
rin söylemleri arasındaki bağlar, dışsal bir 
zorlama yapılmadan yapıtın kendi madde-
selliğinin ve süreç odaklı varlığı dolayısıyla 
uygulanan yorumlamacı (hermenötik) bir 
anlatımın yansımasıdır. Organik materyal-
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lerin çürümesine, küfün yayılmasına, kötü 
bir koku yaymasına ve maddenin biçim 
kaybına izin veren bu eserler, modern sa-
natın kalıcı ve bütün olanda aranan güzel-
lik fikrine meydan okurken çağdaş sanatta 
noksanlık, çözülme ve geçicilik olarak yo-
rumlanan çürümenin insanın hakiki doğa-
sıyla karşılaşma biçimi olduğunu öne sürer. 
Hiçlik, yok oluş ve yıkımın hatırlatıcısı olan, 
insanın ölümlülüğü, varoluşun kırılganlığı 
ve zamanın akışı karşısındaki çaresizliğini 
görünür kılan çürüme; tersine bir okumay-
la yeniden doğuşun, yaşamın kendi dön-
güselliğinin, maddenin ve anlamın sürekli 
değişiminin, yenilenmenin de göstergesi 
olur. Elde edilen bulgular ışığında çalışma, 
çürüme olgusunu basit bir biyolojik bozul-
manın ötesine geçirerek, çağdaş sanatın 
anti-idealist doğasıyla bütünleşen bir du-
yumsama biçimi olarak konumlandırmayı 
dener. Sonuç olarak bu estetik tavır, sanat 
nesnesini korunması gereken durağan bir 
nesne olmaktan çıkarıp, deneyimlenen di-
namik bir sürece dönüştürerek sanat tarihi 
yazımında yeni ve köklü bir varoluşsal ze-
min önerir. Estetiğin sınırlı kalıplarından çı-
kan sanatsal düzlemde, varlığın çözülmesi 
esnasında açığa çıkan hakikat sanat konusu 
olmanın ötesine geçerek yaşayan bir dene-
yim durumuna ulaşır.
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